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esta Muestra fue una ocasión excelente para acercarnos a todo lo que está pasando hoy día en
México, en todo el país y no sólo en la capital, como habitualmente sucede con las manifesta-
ciones más conocidas y, a priori, más reputadas.
El Festival tuvo tres vertientes fundamentales, los espectáculos, la presentación de libros y
las conferencias o mesas redondas. La información que pudimos recoger fue enorme y hemos
esperado a escribirlo todo sobre el encuentro para poder tener una cierta perspectiva y, sobre
todo, para tener tiempo de poder leer la increíble cantidad de volúmenes sobre teoría e histo-
ria del teatro que se presentaron en el marco del encuentro de Zacatecas, aparte de todo tipo
de ediciones de textos de autores jóvenes y de recuperación de los clásicos olvidados. Hubo,
además, importantes exposiciones. Destacaríamos la dedicada al gran Maestro Juan José
Gurrola fallecido recientemente. También hubo muchos talleres y cursos para jóvenes actores
y directores.
Los autores que vimos en el encuentro de Zacatecas constituyeron para nosotros un ver-
dadero descubrimiento. Hacía seis años que no estábamos en México y nos encontramos con
una vida cultural, y especialmente con una vitalidad teatral, desconocida. Había gran creativi-
dad, un entusiasmo muy particular por todos lados, una especial complicidad entre la mayo-
ría de los asistentes, como si tuvieran la convicción de que todos estaban participando de un
momento único y significativo para el mundo del espectáculo de su país. Parece que se empie-
za a concretar un nuevo teatro mexicano, pensado como una suma de las dramaturgias de los
diversos estados, intentando superar el centralismo exageradísimo que ha ejercido México DF
y que aún practica sobre las ciudades culturales y capitales de otros estados de la República.
Descubrimos una promoción de autores que parecían tener muchos denominadores y
obsesiones comunes, como la denuncia del narcotráfico, de los problemas de los inmigrantes
en los EEUU, de la corrupción, de las presiones de todo tipo que aún sufre la población indí-
gena, de los crímenes indiscriminados, de las violaciones y matanzas de mujeres, un mundo
de crueldad y barbarie, de la explotación de la que son objeto algunos niños, de injusticias y
falta de esperanza. Todo contado con serena objetividad, no demasiado ruido, pero sí mucha
furia y voluntad de servicio al país. Todos movidos, además, por un deseo de mejorarlo y de
situarlo, a la vez, en la última modernidad.
Resultaban muy curiosas las coincidencias y las preocupaciones comunes que se ponían
en evidencia de manera muy particular en el espacio de los «conversatorios», o sea las mesas
redondas en las que, al principio de la tarde, se hablaba de las obras exhibidas el día anterior.
Los grandes autores Jaime Chabaud y Martín Zapata, que no presentaban ningún texto en la
Muestra, jugaron un papel muy importante como dinamizadores y animadores de coloquios.
Los autores que vimos representados fueron Luis Enrique Gutiérrez Ortiz Monasterio,
Edgar Chías, Concepción León, Alejandro Román, Luna Avante, Raquel Araujo, Néstor Caba-
llero, Enrique Olmos, Enrique Saint Martín, Mauricio Jiménez (fundamentalmente adapta-
dor), José Antonio Cordero, Austin Morgan, Silvia Macias, Luiz Augusto Albanez... En gene-
ral, autores y directores que están en una franja situada entre los treinta y cinco y cuarenta y
cinco años. A lo mejor por eso tuvimos la sensación de que había una gran cohesión ideológi-
ca     y estética entre ellos, aparte de coincidir a menudo en los temas que trataban. ¿Retorno
del teatro político? Diríamos que sí, pero, sobre todo, necesidad de comprender, de ordenar el
mundo en el que viven y, sobre todo, rechazarlo. También sorprendía que los grandes autores
norteamericanos e ingleses, tan presentes en el imaginario de los creadores europeos, no pare-
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Entre los días 16 y 24 del pasado mes de noviembre tuvo lugar en Zacatecas, una ciudad
llena de atmósfera y alta tradición, la XXVIII Muestra Nacional de Teatro. Quisimos seguirla
en su totalidad y tenemos que convenir que no nos arrepentimos de haberlo hecho, porque
429428
gráfico a los latinos de los EEUU.1 En la portada de este número se lee «États-Unis: Le malaise
des immigrés latinos» y la última parte del artículo se titula «Le discours anti-immigrés séduit
jusqu'aux Noirs».
En relación a esta terrible realidad, en Zacatecas, se pudieron escuchar muchas voces jóvenes
que obligaron al público a enfrentarse a unos hechos inimaginables, denunciándolos ante ellos
durante diez intensos días. La verdad es que uno no podía dejar de inquietarse y preocuparse.
LEGOM es un gran creador verbal. Tiene el don de la palabra y el sentido de la situación
escénica. En ese caso el texto es una especie de «cantata» que se inscribe en lo que algunos
componentes del grupo llaman «narraturgia». Como podrá verse en las entrevistas, hay varias
reacciones ante este término de moda dramatúrgica. Esta nueva modalidad fue defendida y
valorada por algunos profesores y teóricos del teatro presentes en la Muestra. Entre ellos des-
tacaríamos a Hilda Saray Gómez González, de la Universidad Iberoamericana de México, una
de las más activas y sólidas componentes de la «Asociación Mexicana de Investigación Tea-
tral». Esa dimensión, que los lleva a incorporar elementos o técnicas de la narrativa en el
mundo de la estricta dramaturgia no es demasiado nueva, ni resulta, por ella misma, un valor
añadido, pero la verdad es que en el espectáculo que nos ocupa funcionó perfectamente.
Mientras veíamos la obra de Gutiérrez Ortiz Monasterio, quedamos sorprendidos por la bri-
llantez de la aportación literaria, por la desvergüenza y valentía de sus denuncias y por la
musicalidad reiterativa de ciertas frases que se repetían hasta el infinito. Al leer el texto, esta
dimensión literaria nos impresionó aún más. Aunque también nos dimos cuenta de que las
directoras de la propuesta habían hecho una verdadera tarea de recreación del texto. No sólo
porque de cinco o seis mujeres se pasó a un colectivo mixto, sino también porque todos los
personajes tenían, cada uno de ellos por separado, una tan fuerte personalidad y una capaci-
dad comunicativa tan abierta, que nos dimos cuenta de que el espectáculo, aún siendo fiel al
original literario, acababa creando una realidad superior, brillante y fascinante.
El director general de la Muestra, Ignacio Escárcega, dio un cierto trato a favor de
LEGOM, porque programó dos obras suyas. La segunda fue Las chicas del 3 1/2 floppies, un
espectáculo que ha conseguido un gran éxito internacional y que se representa desde hace
cuatro años. Se ve que el trabajo que mostraron en Zacatecas ha adquirido características
emblemáticas porque Escárcega quiso de todas todas, que estuviera presente. Es conveniente
recordar que esa obra había sido representada en la XXVI Muestra Nacional de Teatro de San
Luis Potosí, bajo la dirección de César Aristóteles y con Amelia Puente y Rosalía Eguía, que
obtuvieron un buen resultado con su propuesta.
En la edición que nos ocupa, vimos un espectáculo cuidado e imaginativo, que dispone de
dos actrices llenas de eficacia escénica y gran verdad humana, Gabriela Murray y Aida López.
Fue dirigido, con gran nervio y eficacia, por John Tiffany, actual director del Festival de Edim-
burgo. Se comentó en los ambientes del festival, que el espectáculo llegaba un poco cansado y
que se notaba que Tiffany no lo había revisado para la edición de Zacatecas. Como nosotros
no lo habíamos visto antes, consideramos que las actrices y la propuesta eran inteligentes,
fuertes, intensas y de gran eficacia teatral.
En esta ocasión, LEGOM nos habla de dos prostitutas ya mayores, medio yonquis, medio
subnormales y con fuertes tendencias lésbicas, que nos muestran un mundo sin esperanza y
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cían haber influido demasiado en todos ellos. Se tenía la sensación de que todos querían
empezar de cero, como si no tuvieran ganas de mirar hacia el pasado en ningún aspecto.
Tal vez por eso tuvimos la impresión de que se está produciendo una verdadera ruptura
generacional. Los autores que conocimos en Zacatecas, insistimos, no miran hacia atrás, no
hay en ellos ningún tipo de ira, pero sí mucha contundencia denunciatoria del momento pre-
sente en el que están inmersos. Diríamos que en el mundo del teatro se está produciendo un
fenómeno parecido al que sucedió en el año 1970 en ocasión de la Exposición Universal de
Osaka (Japón), en el cual un grupo de pintores pareció que querían demostrar que después
del gran momento de los grandes maestros de la pintura mural, había otra posibilidad de
expresarse en el mundo de la plástica. Curiosamente, gran parte o toda la pintura expuesta en
Japón en aquella ocasión histórica, se encuentra en el impresionante, bellísimo «Museo Abs-
tracto Manuel Felguérez» de Zacatecas.
Opinamos que esta nueva promoción de autores, directores y actores, no tiene demasiado
o nada que ver con los creadores anteriores. Es un hecho que resultan divertidos, llenos de
riesgo y valentía denunciatoria y profundamente incorrectos, políticamente hablando.
Están, además, siempre muy atentos a todos los temas que pueden interesar a las desvali-
das clases populares y a los jóvenes. En todos ellos hay como una intensa voluntad de arrai-
garse en su historia y en la sociedad, mejor dicho, en el complejísimo entramado político y
social de un país que cuanto más lo conoces, lo vez más como un continente que como un
verdadero país.
La gran revelación, para nosotros, fue la personalidad rica, contradictoria y original de
Luis Enrique Gutiérrez Ortiz Monasterio, a quien llaman LEGOM, palabra compuesta con las
primeras letras de sus nombres y apellidos. Su obra, con un título agresivo e irritante, Odio a
los putos mexicanos, posibilitó todo tipo de reacciones, desde el entusiasmo a casi el insulto al
autor. Alguna crítica de periódico fue en este último sentido. La continua repetición de la frase
«odio a los putos mexicanos», después de escuchar varias veces «odio a los putos nigerianos»,
sinónimo —deducimos— de afroamericano, produjo mucha incomodidad y malestar entre el
público. Algunos recogían el aspecto cómico del texto. Otros llegaban prácticamente a la exas-
peración. Todo el conjunto dio una especial «coloratura» y tensión a la noche en que presentó
esta obra, en el fondo absolutamente catártica y, a nuestro entender, también necesaria.
El autor y las excelentes directoras de la propuesta, Alba Domínguez y Miriam Cházaro, te
obligan a enfrentarte al terrible problema de los inmigrantes a los EEUU. Allí, los mexicanos
parece que son increíblemente vejados y maltratados, cuando no asesinados o quemados en
masa, por algunos elementos ultra reaccionarios de la sociedad blanca norteamericana. Tam-
bién nos dijeron que la población afroamericana, ellos también vejados, ven en los llegados
del sur una, para ellos, inaceptable competencia laboral y nos dijeron que los afroamericanos
pueden ser aún más crueles que los sajones.
Nos relataron casos casi inexplicables: cómo se queman casas con mexicanos dentro o
cómo salen a cazar «espaldas mojadas» como quien sale a cazar conejos, o también, cómo vio-
lan en cadena a las mujeres… Todo un mundo sobre el cual se había escuchado hablar, pero
que nadie acababa de querer tener en cuenta las últimas consecuencias de los hechos que se
explicaban. Es muy revelador que la revista L'Express Internacional haya dedicado un mono-
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tral, utiliza una narrativa muy bien arquitecturizada y posee, al mismo tiempo, un profundo
lirismo. Nos muestra cómo un matrimonio con dificultades es tentado, casi obligado, a entrar
en la fabricación y distribución de droga a pequeña escala.
Este espectáculo nos impresionó, precisamente por su extraña dimensión poética. El liris-
mo también es el elemento que caracteriza el teatro de LEGOM, de Román y de Morgan. De
este último vimos una propuesta de teatro de títeres, dedicado especialmente al público adulto.
El espectáculo era relatado en varios espacios del escenario. Por lo tanto, el público se
mezclaba entre los manipuladores de títeres. En esta ocasión nos habla de las niñas vendidas
por sus padres para conseguir el dinero que les permita poder emigrar a los Estados Unidos.
Basado en el hermosísimo cuento de Virginia Hernández La pequeña Tijuana, Austin Morgan
creó un encantador y sorprendente espectáculo titulado La niña de Tecún, en el cual la historia
de las dos niñas convertidas en prostitutas acaba creando un ambiente casi onírico con hechos
desgraciadamente auténticos. La historia podía haber caído fácilmente en el melodramatis-
mo, pero al utilizar Morgan los títeres, consiguió un aire de extrañamiento y alienación que te
ganaba y te acababa emocionando.
También destacaríamos los espectáculos de investigación realizados por directores de pri-
mera línea, como fue el caso de Desiertos en el paraíso de Néstor Caballero, dirigido por
Armando Holzer. En la abandonada escuela de música de la ciudad, doce espectadores tuvie-
ron derecho a itinerar por varias estancias en las que se explican historias muy distintas entre
ellas, como un mosaico, que visto en su totalidad acaba dando una imagen de la América
desesperada y destruida. Los autores aprovechan para hacer un homenaje al gran José Lezama
Lima. Espectáculo arriesgado con algunos momentos insostenibles, como por ejemplo la
secuencia en la cual convierten al público en discípulos de una escuela de terrorismo, o el
interminable silencio cuando te enfrentan a la vida de una mujer alienada. Todo poseía una
atmósfera muy extraña e inquietante. Se comentaba por las cantinas que el gran casalicio tenía
fama de haber vivido un pasado lleno de misterios y apariciones extrañas en el mejor estilo del
famoso realismo mágico. Fantasías aparte, la propuesta poseía una fuerza extraordinaria.
Uno de los espectáculos más valorados por el público y la crítica fue Noticias del Imperio,
dirigido y adaptado por Mauricio Jiménez a partir de la gran novela de Fernando del Paso.
Una vez más nos enfrentábamos a la historia y al mito, siempre fascinante, de Maximiliano y
Carlota. La dirección fue excelente y la difícil propuesta contó con un actor de gran imagen
cultural y de nervio expresivo, Ricardo Leal. Ana Bertha Cruces fue una Carlota sumida en la
locura y el delirio, pasando con ductilidad del pasado al futuro, viviendo en varios espacios y
momentos temporales un destino terrible y luminoso a la vez. Mauricio Jiménez es el director
de quien en el SAT de Sant Andreu, en Barcelona, vimos aquel inolvidable Los niños de More-
lia, de Víctor Hugo Rascón Banda.
Estos dos espectáculos se situarían en la dimensión de teatro de director más que de autor.
Al lado de las propuestas analizadas, valoraríamos especialmente la de José Antonio Cordero,
que presentó Hipnódromo mr (Casa de muñecas), contada o narrada desde los avances de la
última tecnología. Un trabajo arriesgado que intentó hacernos reflexionar —y lo consiguió—
sobre cómo tendría que ser el teatro del siglo XXI. Cordero dispuso además de una actriz espe-
cialmente inspirada y dúctil, Mariana Gajá, a quien obligó a hacer una auténtica performance
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sin sentido. Viven de su oficio y, en parte, del dinero que, sin regularidad, les llega de los
padres de sus hijos. Comparten un apartamento en una playa turística del Océano Pacífico
mexicano. Están sumidas en un mundo que prácticamente tendría que conducir al suicidio si
ellas no tuvieran, en lo más hondo de sí mismas, una cierta estimación mutua. A pesar de la
situación desesperada en la que están, piensan que a lo mejor aún es posible un futuro más
rico que la vida que llevan en el presente y que el autor nos enseña.
También dedicadas al mundo de la droga se presentaron dos obras muy interesantes y
arriesgadas: Cielo rojo de Alejandro Román y Crack, o de las cosas sin nombre de Edgar Chías,
de quien se dice es un seguidor de la narrativa escénica usada por LEGOM, aunque como
podrá verse en su entrevista, él lo niega.
Cielo rojo nos habla de las víctimas del narcotráfico y las luchas entre «familias» mafiosas.
Román, que afirma sentirse influido por Rainer Werner Fassbinder, Heiner Müller y Sarah
Kane, había empezado haciendo un teatro alejado de la realidad, con propuestas entre oníri-
cas y surrealistas. A causa de unas críticas del Maestro Víctor Hugo Rascón Banda, gran autor
presente en la Muestra, cambió de orientación estética y, por lo tanto, de dimensión política y
ética. Rascón es, por cierto, quien prologa la edición del texto dado a conocer por la Universi-
dad Autónoma de Nuevo León.2 En su texto nos dice: «Cielo rojo es un insólito y extraño texto
en el panorama de la dramaturgia nacional, es una apuesta por el teatro de la palabra y es una
obra en la cual no habla el autor sino la sociedad de su tiempo. Cielo rojo, poesía y drama, es
un teatro de los tiempos violentos, en una albada que se tiñe de escarlata».
La obra empieza ya de modo muy contundente, en forma de corrido:
«La familia no mata por paga.»
«No mata mujeres.»
«No mata inocentes.»
«Sólo muere quien debe morir.»
«Sépalo toda la gente.»
«Esto es justicia divina...»
Cielo rojo forma parte de una tetralogía basada en hechos reales. Nos informaron de que
Román pone los verdaderos nombres de los capos de la mafia. Si es así, coincidiría con la
aportación de Roberto Saviano, autor de la cautivadora novela documental Gomorra, docu-
mento que Román afirma no conocer.3 Saviano vive rodeado de guardaespaldas y tiene la
ayuda de algunos políticos de izquierda.
Las palabras que hemos citado fueron tomadas por el autor de unos carteles que aparecie-
ron al lado de unas cabezas decapitadas en Acapulco y Uruapán. El cartel acababa con la frase
«Esto es justicia divina…». En la obra se citan también unas cabezas que fueron lanzadas a la
puerta de una discoteca.4
En Cielo rojo, las protagonistas, todas víctimas directas o indirectas de los narcotraficantes,
han visto estos actos atroces y tienen miedo de ser castigadas. El director, Carlos Gueta, cortó
el comienzo y eso hizo que la narrativa fuera mucho más difícil de comprender.5
En lo que respecta a Chías y su visión del mundo de la droga, él nos habla de otras vícti-
mas, las de las redes de narcotraficantes en los pequeños circuitos de consumo de los barrios
urbanos, lo que llaman mercado de los «Narcomenudistas». Chías tiene un gran sentido tea-
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nes más adecuadas. La categoría de creadora arriesgada y sabiamente femenina de Conchi
León, merece toda clase de soportes.
Noche sucia fue una propuesta interesante, que partía de la obra Dois perdidos em uma
noite suja de Plinio Marcos, un autor brasileño de gran importancia en los años sesenta. La
obra se nos daba en una adaptación firmada por Sylvia Macías y Augusto Albanez. Tenía
dimensión multinacional y, no sabemos por qué motivo, no acabó de ser aceptada por parte
del público, que no encontraba lo bastante adecuada la presencia de un actor cubano y de
otro brasileño en una Muestra mexicana. Argumento un poco ingenuo y poco convincente en
un país de acogida como fue y es siempre México. Por otro lado, la producción es mexicana y
en los festivales es la producción la que manda. Los intérpretes Luiz Augusto Albanez y Alcibí-
ades Zaldívar, tenían una fuerza y eficacia absolutamente impresionantes. A lo mejor hubiera
sido conveniente que el director no fuera el mismo actor, o sea Albanez, porque el texto posee
gran interés y no se contaba con la suficiente perspectiva. Faltaba una mirada serena, que
viniera desde fuera, que hubiera podido dar un nivel de altos vuelos y significación a esta his-
toria de dos marginales extremos, desesperados, que trabajan en un mercado de abasteci-
mientos en los Estados Unidos. Los dos comparten una misma habitación en una pensión de
mala muerte. Uno de los dos ha conseguido unos zapatos muy nuevos, hay que suponer que
con malas artes. El otro le pide que se las deje para poder presentarse más adecuadamente en
una entrevista para conseguir un trabajo. Una historia de drogas, crueldad, desesperación,
bastante bien contada y poderosamente interpretada, con aportaciones de elementos como la
pantomima y el clown por parte de Luiz Augusto Albanez, que le confieren un extraño efecto
de distanciamiento, puede que muy conveniente para no caer en un exagerado naturalismo
fotográfico.
Vimos dos versiones de Los Perros, de la gran autora Elena Garro, la obra de la cual está
adquiriendo ecos míticos entre las nuevas generaciones. Bastante olvidada en vida, los últimos
años juegan de forma muy intensa a su favor, a su aportación, tanto que está alcanzando la
dimensión de clásico moderno. Pudimos ver una versión de Xerardo Moscoso y otra dirigida
por Sandra Félix, reputada creadora que contó con un decorador de primer orden, Phillipe
Amand. En ese trabajo, que venía del Distrito Federal, había cierta descompensación actoral.
Disponía de un trabajo profesional, muy acabado por parte de Pilar Villanueva, y una excesiva
imprecisión interpretativa de los jóvenes que la acompañaban. Con todo, Sandra Félix demos-
traba tener verdadera energía de directora, y es una persona de la que pensamos hay que
seguir con gran interés su carrera.
Una dimensión muy distinta tuvo la dirección de Xerardo Moscoso, famoso cantautor
gallego emigrado a México que trabaja en San Pedro de las Colonias, Coahuila, donde realiza
un admirable trabajo de animación del teatro campesino. Su propuesta era de gran humildad,
pero también de gran eficacia. Resultaba muy nítida y bien dibujada, y potenciaba el elemento
poético de la obra. Moscoso disponía de un grupo de jóvenes que actuaban con una coordina-
ción y unidad de tono admirables. Este espectáculo se presentó en la sección «Compañías y/o
Grupos Emergentes», que reunía a cinco grupos. Estas propuestas fueron: Zootanos (Luna
Avante, DF), El 27 (El Ático, Tijuana), No tocar (Teatro Cardinal, Querétaro), el ya citado de
Moscoso Los perros, y En el mismo barco (Lagartijas tiradas al sol, DF). No pudimos ver la pri-
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en todos los aspectos y dimensiones, pidiéndole que interpretara desde varios lenguajes, cine,
televisión, teatro… Gajá, utilizando un prodigio de juegos escénicos, interpretó al personaje
de Nora y supo superar cualquier riesgo con gran eficacia y profesionalidad.
Un espectáculo a medio camino entre la autoría literaria y la dirección de escena, fue Los
errores del subjuntivo de Raquel Araujo. Con gran fuerza poética, el texto, que reflexionaba y
divagaba sobre el fenómeno de la nostalgia social y personal, fue dirigido con nervio por la
propia Araujo. Texto de alto contenido poético, tenía un decorado muy funcional y de alta
definición arquitectónica de Óscar Urrutia. Se nos daba un retrato, unas imágenes de la Méri-
da mítica que viajaba a las playas de Progreso, muy frecuentada en los años veinte y treinta. En
uno de los viajes se encuentran dos amigas que hacía tiempo que no coincidían. Las dos habí-
an estado enamoradas del mismo hombre. Esta coincidencia terminó con su relación. Es un
espectáculo que reflexiona sobre el paso del tiempo, el cual vemos cómo va disipándose defi-
nitivamente. Es un texto basado en el recuerdo de errores cometidos, de situaciones desapro-
vechadas, de las pequeñas cosas que se nos escapan de las manos y que después comprende-
mos que podrían haber sido muy importantes. La autora y directora declaraba en el Diario de
la Muestra: «Todos quisiéramos reparar nuestro pasado, ésta es una obra sobre los “hubieras”.
Vivamos el presente con todas las ganas y tratemos de no preocuparnos demasiado por el
pasado que se convierte en una carga muy grande».6 Los actores estaban muy bien cohesiona-
dos por la directora e hicieron un trabajo de gran unidad de tono, regalándonos una muy
buena noche de teatro.
En una dimensión parecida se movió la propuesta de Conchi León, titulada Crónica de un
presentimiento, en la que volvimos a encontrar la mitología de la playa. Nos habla de tres
mujeres que están hospedadas en un hotel al lado del mar. Cada una tiene la necesidad de
contar a las otras sus ilusiones, sus escondidas frustraciones, sus miedos posiblemente no con-
fesados hasta entonces y a lo mejor también sus sueños. Las tres escuchan el mismo programa
de radio, llamado El rincón de las olvidadas. El locutor hace todo tipo de concesiones a las
mujeres que le escuchan. Alguien le regala un hongo mágico que viene de la India. De hecho,
son cuatro, y el locutor decide pasar los tres restantes a sus admiradoras. Pero aquellos hongos
crecerán monstruosamente y acabaran generando un temporal. Entre mítica y poética, la obra
acaba por no encontrar un buen final que le permita salir de la bonita situación planteada.
Había mucha expectación por ver este espectáculo, porque Conchi León tuvo un gran éxito
en las anteriores ediciones de la Muestra. En el año 2006, en Pachuca, con un espectáculo muy
acertado según todas las informaciones, llamado Reflejo de Venus presentado en la sección
«Noctambulario». Un año antes, en San Luis Potosí, propuso Mestiza Power, un espectáculo
apasionante realizado a base de entrevistas a las vendedoras ambulantes de Mérida, con las
que se daba un penetrante y crítico retrato de la situación de la mujer maya en la actualidad.
Excelente Laura Zubieta, que estuvo en los dos espectáculos, demostró tener una admirable
capacidad de creación de atmósfera.
Por la clase de propuesta que hizo Conchi León, tal vez la escenografía —aún siendo muy
sugestiva— no acababa de tener el elemento «feérico» y mágico que el texto requería. Ya sabe-
mos que en los festivales nunca hay tiempo para hacer los suficientes ensayos cuando la esce-
nografía es tan complicada. Por lo tanto, hará falta volver a ver este espectáculo en condicio-
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nos que tenemos que escucharlo, que tenemos que considerarlo nuestro, pero, por fin, cuando
alguien los incluye en un festival o muestra, inmediatamente surgen las críticas y algunos
comentarios crueles que a menudo no vienen al caso ni quedan justificados. Cuando final-
mente les aceptamos, implícitamente exigimos que tengan los mismos niveles de igualdad
estética a la que nosotros hemos llegado después de muchos y muchos años de tradición. A lo
mejor, en vez de críticas, sería conveniente establecer grupos de ayuda y orientación dedicados
a potenciar estos conjuntos. Por ejemplo, Piedras de la fe mejoraría automáticamente si el
grupo, dirigido por Víctor Hernández Ramos, tuviera alguna clase de supervisión que inten-
tara eliminar los espacios vacíos entre escenas o roturas de ritmo, y potenciara todo lo que hay
de colorido, de frescor y de gracia popular en el espectáculo. Todo el juego de las almas tiene
un atractivo extraordinario, que bien utilizado podría dar un resultado muy interesante.
El estado de Zacatecas jugó fuerte y presentó en el centro de la ciudad, en una escalinata
muy elegante Las mil y una noches, un espectáculo visual, un tipo de creación colectiva dirigi-
da por Misael Torres, presentada por la Compañía Fantástica de Zacatecas. Pese al frío que allí
hacía, la gente siguió con gran ilusión y diversión el espectáculo. Un trabajo muy funcional
también para el público infantil. Este grupo de bufos criollos, que reúne un larguísimo reparto
de actores y bailarines, hizo una aportación humorística de gran eficacia. La idea del espectá-
culo, en el fondo, es el resultado de una decisión del Instituto Zacatecano de Cultura, que
pensó que ya que la ciudad tenía que ser la anfitriona de tantas compañías de fuera, había que
impulsar una, finalmente llamada Compañía Estatal de Teatro de Calle. Se hizo una invitación
a todos los grupos de Zacatecas y se tuvo la inteligencia de juntarlos a todos. El resultado fue,
como mínimo sociológicamente, interesantísimo.
También en Zacatecas, se pudo ver en el esplendoroso Museo de Guadalupe, Lo que los
labios callan: detrás del Fénix de México. Un hermoso homenaje a esa mujer extraordinaria-
mente moderna que fue Sor Juana Inés de la Cruz. El espectáculo fue dirigido por Julia Robles
en la parte artística y por Sarah Ruiz en la parte musical. El texto estaba basado en Las trampas
de la fe de Octavio Paz y en la película Yo, la peor de todas de María Luisa Bemberg (1990).
También se utilizaba el texto Los estudios sorjuaninos de Herón Pérez Martínez. Vimos un
espectáculo multidisciplinar, en el que la parte musical dominaba sobre la literaria, puede que
por la gran calidad de la mezzosoprano Sarah Ortiz y también de los músicos. En el espectá-
culo se echan de menos más textos de la propia Sor Juana Inés de la Cruz, de quien se incluye
El Fénix de México.
El espectáculo que más nos marcó de toda la sección que nosotros llamaríamos «indíge-
na» (con toda la grandeza del término) fue la que presentó el grupo de La Caja, titulada Un
gambusino zacatecano y que se representó en un lugar insólito, de excepción, absolutamente
hermoso: La Mina del Edén. Una mina de metales preciosos, actualmente en parte abandona-
da, que tuvieron el gran acierto de utilizar como espacio teatral. Tal como escribió Carmen
Zavaleta «el trabajo del grupo La Caja se quedó en la superficie, no por la falta de seriedad en
el trabajo, sino porque se extrañó la contundencia de lo que pudo ser, de la magia con que las
leyendas envuelven a los que las escuchan. Al trabajo de los actores se reconoce, asumieron un
reto que no es poca cosa: incorporar el espacio a su relato, pero no sucedió, una vez más
quedó demostrado que la naturaleza —aún la alterada por el hombre— es más fuerte que
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mera propuesta, a pesar de nuestro interés por conocer el trabajo de Luna Avante, porque la
maratón de cinco espectáculos coincidió con la representación en el Museo Guadalupe de
Noticias del Imperio.
Sí que pudimos escuchar —no ver— el interesante texto de Enrique Saint Martin, El 27,
del grupo El Ático y nos pareció un texto cuidado y, pese a la crueldad del tema, extraordina-
riamente lírico. En No tocar se relata la dura experiencia por la que pasan dos chicas muy
jovencitas, que han sido violadas y no saben cómo mirar hacia el futuro después de una tan
traumática experiencia. El autor, Enrique Olmos, tiene un gran pulso narrativo y el director,
Paulino Toledo, sacó mucho partido de las dos jovencísimas actrices, llenas de talento y sensi-
bilidad, Azuay López y Ariadna Islas.
El grupo Lagartijas tiradas al sol iba precedido de gran expectación, teniendo en cuenta
que ya había obtenido un extraordinario éxito en la edición de la Muestra Nacional de Pachu-
ca, estado de Hidalgo, en el año 2006, en el que presentaron un espectáculo muy atractivo
titulado Asalto al agua transparente, de Luisa Pardo y Gabino Rodríguez. En ese texto se cuen-
ta la relación de los habitantes de la Ciudad de México con el agua, tema de gran actualidad y
también de arriesgada valentía. La obra de este año nos hablaba de seis jóvenes que intentan
cambiar el ritmo de sus vidas y lo consiguen. Pero en su aparente fracaso, se hacen una serie
de preguntas muy penetrantes que acaban implicando al espectador. El grupo tenía muy
buena factura y una adecuada unidad interpretativa. Por eso consideramos oportuno mencio-
narles a todos: Jimena Ayala, Francisco Barreiro, Rocío Bengoa, Luisa Pardo, Gabino Rodrí-
guez y Luis Rosales.
Fue un gran acierto incluir a estos cinco jóvenes grupos en la Muestra, aunque el aire
maratoniano que adquirió la tarde acabó cansando a los espectadores, por lo menos a quienes
habían querido seguir todas las propuestas.
En el marco del teatro universitario, se presentó un trabajo sobre Edipo Rey proveniente
de Monterrey, Nuevo León, dirigido por Sergio García. Al empezar, pensamos que veríamos
una lectura del mito personal, hecha desde la juventud de sus componentes. La realidad es
que no encontramos esta especial lectura que suelen tener el conjunto de las buenas universi-
dades mexicanas. Sorprendió, por ejemplo, que procediendo de la Universidad Autónoma de
Nuevo León, no figurara el nombre del traductor y que, una vez más, el director también
fuera el responsable de la dramaturgia que tendió a reducir la fuerza trágica y desesperada del
texto y a valorar posiblemente en exceso, el elemento policiaco de la historia.
Un interés muy particular tuvo, para nosotros, la sección de teatro, al que no sabemos
si hay que llamar indígena o mestizo, como muy a menudo vimos que lo denominaban.
Querríamos hablar de Piedras de la fe presentado por el grupo Juglares de Etla, estado de
Oaxaca. Una especie de fiesta que se hizo en una hermosa y a la vez inmensa plaza, en la que
ese grupo no profesional presentaba toda una teoría de costumbres locales, de elementos
populares, los bailes de calaveras, las apariciones de las almas, etc. Un mundo abigarrado y
muy auténtico, a medio camino entre la realidad y los elementos míticos, que fue presentado
con cierta ingenuidad pero a la vez con mucho entusiasmo. La inclusión de este espectáculo
fue muy criticada en los «conversatorios», igual como lo fueron los espectáculos que presenta-
ba el propio estado de Zacatecas. Nos pasamos la vida hablando del teatro del Otro, diciéndo-
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actuales y definidas: el miedo al Dragón de Oriente, la sátira del dominio financiero, la inva-
sión de los mercados, se aprovechan para caricaturizar al ex-presidente de la República, a la
actual gobernadora del estado y a los organizadores de la Muestra. Hay que decir que Ignacio
Escárcega, el coordinador Nacional de Teatro del INBA y director general de la Muestra, supo
tomar con gran elegancia el alud de sátiras. Para comprender el nivel de sabiduría del espectá-
culo, consideramos oportuno reproducir este fragmento del dossier de Monterrey:
Chavo, chile, chipote, lo importante era jugar con la cuarta letra del alfabeto mexicano, cualquiera
que fuera la palabra, y como abundan palabras altisonantes en el vocabulario, también eran tomadas
en cuenta... El Dragón del Oriente, signo ancestral de China, es presentado en situaciones chuscas en
un manejo de juego de palabras relacionadas con las políticas de sexenios de gobiernos mexicanos.
¿Está en chino saber qué políticos se llevaron los millones encontrados en la Casa de las Lomas?
cuestionan, al referirse al problema de la pseudofedrina del empresario Zhenli Ye Gon que fuera
encarcelado en los Estados Unidos. De esta historia es donde nace el título de la obra Coopelas o cue-
llo, palabras que dijo el chino Zhenli Ye Gon, refiriéndose a una frase amenazadora mexicana.
(Alguien le dijo: «o cooperas o te cortamos el cuello».) La verdad es que aquella entrada
que hace toda la compañía imitando las grandes entradas de la Ópera de Beijing, nos resultó
un momento teatral de gran fascinación. También fue muy acertada la cita que hicieron de
María Félix siguiendo el caballo de Pedro Armendáriz en la película La escondida del Índio
Fernandez. Como Jesusa Rodríguez se ha «puesto estupenda» (como dice un personaje de
Valle Inclán) y se dedica sólo a la política y nos ha dejado huérfanos de su arte y su inteligen-
cia crítica, nos reconforta que su maestrazgo y herencia esté asegurado en el magnífico grupo
de Las Reinas Chulas.
Al acabar la Muestra, pasamos por México DF y tuvimos la oportunidad de ver un espec-
táculo de excepción, Rashid 9/11 de Jaime Chabaud, dirigido por Raúl Quintanilla. Encontra-
mos un texto de una actualidad cautivadora contado con una narrativa original y muy sabia.
La obra empieza cualquier día después del 11 de septiembre de 2001 y, en once escenas a la
manera brechtiana, va yéndose hacía atrás en el tiempo hasta llegar a enero de 2001. Hay un
prólogo que sucede nueve años antes de esta fecha, desgraciadamente, histórica. El texto es
lúcido, contundente, bien escrito, y utiliza un juego de ambigüedades sumamente inteligente
e inquietante. Juego de ambigüedades en el sentido más shakesperiano del término y, a la vez,
lleno del sabio uso del understatement. Chabaud no dice muchas cosas sobre las entrañas del
atentado del 11-S, pero nos obliga a pensar y hacer unas reflexiones que difícilmente hubiéra-
mos hecho nunca sin su estímulo. La dirección nos pareció matemática, contundente, funcio-
naba como un mecanismo de relojería. Un trabajo de gran profesionalidad que disponía de
una escenografía y también de una iluminación, muy inspirada y eficaz de Philippe Amand.
Ya habíamos descubierto a ese escenógrafo en Zacatecas y pensamos, por los dos trabajos que
conocemos, que reunía una calidad excepcional. Con todo, viendo el espectáculo, tuvimos la
sensación de que dramatúrgicamente algún elemento narrativo fallaba. No queremos entrar
en el juego —y no lo hemos comentado prácticamente en ningún otro espectáculo— de las
distintas opiniones entre autores y directores (el caso más grave fue el de Cielo rojo, en que el
director cambió y cortó escenas). Por todas estas razones, quisimos leer el texto de Rashid 9/11
con detenimiento. Pensamos que el final del espectáculo no mejora el final original, que todo
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todos nosotros juntos».7 Muy inteligente reflexión la de Carmen Zavaleta, pero a lo mejor
diríamos que a pesar de que el sitio natural era prácticamente imposible de dominar, hay que
tener en cuenta que el director Leopoldo Smith Macdonald tuvo importantes aciertos en la
localización de los cinco espacios en los que la obra se predicaba. El lugar teatral es verdadera-
mente maravilloso y a la vez, si alguien tiene ganas de hacer consideraciones históricas, terri-
ble. Un sitio de sufrimiento, de crueldad, de muerte, de enfermedades, de desesperación. Nos
contaron que en un momento determinado sólo aguantaban trabajar allí los esclavos que
venían del África. Por todas estas razones, el espectáculo nos conmovió de un modo extraor-
dinario. Pensamos que el personaje del gambusino tiene todos los elementos para ser un per-
sonaje arquetípico de la historia del país. Hay que suponer que, a la vez, era un negociante
—como ocurre en la obra que vimos— con estos fabulosos descubrimientos. Un socarrón
personaje que jugaba con sus clientes que, por su cuenta, también intentaban engañarle. Ese
espectáculo, si se limara y se llevara hasta las últimas consecuencias, podría convertirse en una
propuesta ideal para los visitantes de Zacatecas. Opinamos que podría ser una cita obligada,
pues la visita a la mina por sí sola ya es apasionante y enriquecedora.
Zacatecas aún presentó otro espectáculo Yo, en una cantina?... dirigido y adaptado por
Griselda Torres N. Por desgracia, el programa no nos dice de dónde venía la adaptación, de la
misma forma que en Un gambusino zacatecano se nos explicaba que el espectáculo estaba
basado en La leyenda de Trinidad García, leyenda que tampoco conocemos. Opinamos que
hacía falta más información en el programa sobre todos los trabajos provenientes de Zacate-
cas. En todo caso, Yo, en una cantina?... demostró ser de gran eficacia ante el público nocturno
del Museo de Arte Abstracto Manuel Felguérez.
Ese edificio es uno de los museos más personales, originales y bien diseñados que hemos visto
en mucho tiempo. Instalado en una antigua prisión, el gran pintor Manuel Felguérez consi-
guió crear unos espacios de absoluta excepción. En el patio del museo tuvieron lugar los
espectáculos nocturnos de la sección llamada «Noctambulario». Allí vimos uno de los mejo-
res trabajos del festival, un espectáculo absolutamente sorprendente y divertido que presenta-
ba la compañía Las Reinas Chulas. Programaron Coopelas o cuello, ópera china pirata, un
espectáculo sabio, desvergonzado, que recogía toda la tradición del más cutre music hall, pero
que estaba hecho con una profesionalidad absolutamente admirable. Con unos intérpretes
que jugaban a estar de vuelta, pero que por lo que vimos, habían ido a beber antes a las fuen-
tes del music hall. Lamentamos que no haya información sobre la compañía en el programa
de la Muestra. Hemos encontrado por internet, gracias a su participación en el Forum de las
Culturas de Monterrey 2007, y hemos averiguado que los integrantes de Las Reinas Chulas
son: Nora Huera, Cecilia Sostres, Anel Francis Mor y Marisol Gasé, con una colaboración
especial de Adrian «El Potro Aguirre». Usaban un vestuario muy cuidado, elegante, de gran
belleza, diseñado por Óscar Óliver, y un maquillaje muy sofisticado, obra de Amanda Sch-
meltz. El concepto de la idea original y dirección de este espectáculo está firmado por José
Antonio Cordero, que nos atreveríamos a decir que a la vez interpretaba al primer ministro,
uno de los papeles más importantes del show, demostrando tener un conocimiento de la tra-
dición del espectáculo musical popular mexicano realmente sorprendente. La propuesta era
una clase de sátira de la cultura china vista desde situaciones mexicanas muy características,
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Gomorra: viaje al imperio económico y al sueño de poder de la camorra, Barcelona: Ed. Debate,
2007.
4. El hecho sucedió en Uruapan, Michoacán, la madrugada del 6 de septiembre de 2006. Se
lanzaron cinco cabezas en la puerta de una discoteca. Como nos cuenta el propio Román, el 6
de septiembre, «justo en el día en que ante el tribunal federal electoral se ratificó el triunfo del
actual presidente de México, después de un muy cuestionado y turbio proceso electoral, esto
suena a una especie de desafío por parte del narco y una advertencia que hacen al presidente
electo en su tierra natal, Michoacán, en donde proclamaban que sería un sexenio teñido de
sangre a manos del crimen organizado y esa amenaza hoy es una violenta realidad en nuestro
país».
5. Consideramos conveniente contar el argumento en palabras de su autor:
«Los personajes son:
ZAYRA es una bailarina del Table Dance Sol y Sombra.
EVA (La Madame o encargada del cuidado de las bailarinas del Sol y Sombra).
Ambas al final de la obra descubren que son la madre e hija que el infortunio había separado
años atrás y ahora en la desgracia se encuentran por obra del azar, pero al encontrarse tam-
bién encuentran la muerte.
REY es miembro de una banda de narcotraficantes que se le conoce como el Milenio, (Es un
banda real y ése es su nombre y opera en Michoacán).
JHONY es miembro de la Siedo (Subprocuraduría de Investigación Especializada en Delin-
cuencia Organizada). Un policía honesto, quien anda tras la pista de los miembros de la peli-
grosa banda del Milenio.
Ambos hermanos son separados de niños al divorciarse sus padres, Jhony se va con su madre
a Morelia y Rey se queda con su padre en Uruapan, sus vidas toman caminos distintos, el bien
y el mal, polos opuestos que se reencuentran ahora que su madre ha muerto y deben ambos
estar en le sepelio en el cementerio de Uruapan de acuerdo a la última voluntad de su madre.
Pero al reencontrarse ambos encuentran la muerte.
Los dramas personales de cada uno de los cuatro personajes son una ficción que narro a la par
de la historia central la de los decapitados en la pista del Table dance, que esa historia si es
completamente real.»
6. ZAVALETA, Carmen. «Los errores del subjuntivo: obra representativa de la realidad que se
vivía en los años veinte y treinta», Diario de la Muestra, n. 3, p. 7, Zacatecas, 2007.
7. ZAVALETA, Carmen. «De burbujas y minas», Diario de la Muestra, n. 6, p. 1. Zacatecas,
2007.
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el elemento narrativo de la habitación de Abdul no tenía por qué ser tan cortado y tampoco se
tenían que eliminar algunos diálogos de la escena del momento en el que se llevan al tío
Abdul. Como se puede ver, es materia de discusión, pero a pesar de que quien firma estas líne-
as es fundamentalmente director de escena, opinamos que fue una absoluta lástima que el
texto no se diera en toda su integridad. Porque ciertas claves de la ambigüedad usada darían
más motivos de reflexión. Sí que consideramos un acierto del director que el prólogo se dijera
en inglés, porque creaba una sensación de incomodidad y daba pie a una situación rara de
tono imperialista que no habría tenido si se hubiera hecho como pedía el autor. El protagonis-
ta, Daniel Martínez, hizo un trabajo muy sobrio y servía muy bien al nivel de understatement
que a nuestro entender el texto posee. En general casi todos los intérpretes, Erika de la Rosa,
Juan Carlos Vives, Carlos Padilla, Carlos Corona, Israel Martínez, Gabriela Betancourt, Hugo
Catalán, Mayte Gil y Luis Gonsaga, tenían el tono de extrañamiento que hacía posible que el
espectador no se identificara completamente con la historia contada y se viera obligado a ana-
lizar las contradicciones de los hechos que se le presentaban. José Sefami y Rosario Zúñiga,
servían muy bien el contraste que comportaba ciertos momentos de dimensión naturalista
que tenía el espectáculo.
Hemos querido plasmar un panorama general de lo que fue la Muesta Nacional de Zaca-
tecas y una extensión de un día en México DF. Pensamos que con este panorama se puede
tomar el pulso a un momento del cambio de siglo. Como dicen los sociólogos, los siglos
nunca son cronológicos, sino que van junto a las grandes fechas o momentos históricos y cul-
turales. Lo que está ocurriendo en la actualidad en México, podría ser un verdadero cambio
de actitud en el teatro de ese país-continente que, hasta que no asuma todas las lenguas
maternas, las culturas y todas las tradiciones, no acabará de encontrar su verdadera identidad,
porque como se sabe, México es uno de los países con la personalidad más definida de los que
encontramos por el mundo, como India, Egipto o China. En Zacatecas faltó la dimensión de
las lenguas maternas, supongo que muy pronto irán incorporando productos de las «otras»
culturas. Es una realidad que ya se ha conseguido cierta descentralización teatral. Ahora hay
que ir más allá y escuchar todas las voces del «Otro». Y no hay que olvidar que este otro, posi-
blemente es la última esencia del país-continente. Como mínimo ellos, los otros, vivían en
aquellas tierras desde siempre.
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